Arte, naturaleza y tecnologi'a 
La reinvencion de la tierra y el cuerpo 

Desde la obra maestra de 1818 de Mary Shelley Frankenstein hasta peh'culas de 
ciencia ficcion como Gattaca (1997) o la trilog fa de The Matrix (1999-2003), las 
fantasias sobre el lado oscuro de la ciencia y la tecnologi'a han sido constantes en la 
cultura popular. Con frecuencia formuladas en terminos moralistas, estas obras 
advierten contra la soberbia de «jugar a ser Dios» e insinuan que las consecuencias 
sociales en caso de alteracion de las leyes de la naturaleza serian funestas. El dia del 
Juicio Final se suele situar en el futuro (a veces cercano), pero parece ineludible. En la 
novela de 1986 de Margaret Atwood El cuento de la criada, ambientada en la decada 
de 1990, la contaminacion ha provocado tal infertilidad que se mantiene esclavizada a 
una casta de mujeres fertiles para que ejerzan de reproductoras para la elite esteril. En 
el clasico de 1982 de Ridley Scott Blade Runner, ambientado en 2019, se desata la 
revolucion de los androides y replicantes fabricados para realizar los trabajos humanos 
sucios. 



En el mundo real ese catastrofismo se opone al ritmo acelerado de los avances 
cientificos y tecnologicos, cuya revolucion nos ha permitido viajar al espacio y nos ha 
brindado Internet y la medicina moderna. Antiguas fantasias, como la clonacion de 
animales, la fertilization in vitro, los genes de diseno, la modification genetica de los 
alimentos o las ayudas roboticas, se han hecho realidad. Hay quien augura que esas 
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innovaciones conduciran a un futuro sin enfermedades en el que la mano de obra 
estara mecanizada, las imperfecciones humanas se habran erradicado y el hambre 
sera cosa del pasado. Otros apostillan que tambien nos han legado la bomba atomica, 
la guerra biologica, el calentamiento del planeta y el fantasma de la extincion humana. 
Estas visiones enfrentadas subrayan las dificultades que rodean cualquier intento de 
lograr un equilibrio entre los avances cienti'ficos y tecnologicos y las consideraciones 
sociales y eticas. Sea como fuere, el futuro se ha convertido en un territorio complejo 
en el que se concretaran las consecuencias cosmicas de nuestras decisiones. 



Thomas Cole: La consumacion del Imperio , 1836. Oleo sobre lienzo. 129,54 x 193,04 cm. New- 
York Historical Society. 


Los artistas han reflejado de diversas formas la incognita de un progreso derivado de 
una ambicion imprudente. En el Romanticismo (la epoca de Mary Shelley) hubo 
incluso quien sugirio que el hombre no era el centra del universo, sino una especie de 
aberracion virica que habia que erradicar por el bien del planeta. Esa sospecha 
respecto a la humanidad esta presente en las obras de Thomas Cole, cuyo lienzo de 
1836 La consumacion del Imperio narra el paso de un estado bucolico natural a las 
ruinas de una civilization extinguida. Retratos agoreros de tal indole contrastan con las 
expectativas mas halaguenas respecto al progreso propugnadas por movimientos 
vanguardistas de arte como el constructivismo ruso, De Stijl, la Bauhaus y el futurismo 
italiano, que planteaban visiones de un mundo nuevo y organizado en atencion a los 
principios de la industria. Como recogfa con fervor en 1909 el manifiesto fundador del 
futurismo: «Declaramos que el esplendor del mundo se ha enriquecido de una belleza 
nueva: la belleza de la velocidad. Un automovil de cameras con su vientre ornado de 
gruesas tuberias, parecidas a serpientes de aliento explosivo y furioso [...] un 
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automovil que parece correr sobre metralla, es mas hermoso que la Victoria de 
Samotracia »- 1 



Jean Tinguely: Homenaje a Nueva York, 1960. 


Tras el renovado interes de mediados de siglo por la artesam'a (en la forma del gesto 
pictorico), la pasion por la tecnologia resurgio con fuerza en 1966, cuando artistas 
como Robert Rauschenberg y Robert Whitman e ingenieros como Billy Kliiver y Fred 
Waldhauer fundaron Experimentos de Arte y Tecnologia (EAT), una organizacion sin 
animo de lucro que catalizo colaboraciones entre artistas e ingenieros. Kliiver, 
investigador de los laboratories Bell, tenia una gran experiencia en la mezcla de arte y 
tecnologia: puso sus conocimientos al servicio de Jean Tinguely para crear su 
Homenaje a Nueva York , 1960, una maquina autodestructiva que se detono en el 
jardin del Museo de Arte Moderno (MoMA) de Nueva York, asi como al de Andy 
Warhol para crear las nubes de Mylar termosellado hinchadas con helio de Silver 
Clouds, 1966. La EAT inicio muchos proyectos, el mas ambicioso de los cuales fue el 


1 Marinetti, F.T. (1978). Manifiesto y textos futuristas. Barcelona. Ed. Del Cotal (publicado originalmente en 1909) 
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pabellon de Pepsi para la Expo 70 de Osaka, en el que mas de sesenta artistas e 
ingenieros colaboraron en una serie de exposiciones interactivas futuristas. La EAT 
tambien participo en performances de artistas como Yvonne Rainer, que mezclo danza 
y tecnologia para ampliar las posibilidades del cuerpo. Por ejemplo, los bailarines 
accionaban un cable que apagaba los tocos o llevaban un microfono pegado a la 
garganta que permitia al publico oir las modulaciones de su aliento. Esos creadores 
adoptaron las nuevas tecnologias con optimismo, y las aprovecharon propiciando su 
desarrollo. En algunos casos las innovaciones derivaron en aplicaciones practicas; por 
ejemplo, los detectores de sonido ocultos en los mangos de las raquetas de tenis de la 
performance Open Score, 1966, de Rauschenberg, condujeron a la invention del 
microfono inalambrico. 



Andy Warhol: Silver Clouds, 1966. 
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Robert Rauschenberg: Open Score, 1966 


En la decada de 1980 las actividades de la EAT fueron mermando, hasta detenerse 
cuando los posmodernos empezaron a denostar sus premisas mas basicas. En lugar 
de mejorar la calidad de vida, decian los posmodernos, la tecnologi'a y la ciencia 
habfan acabado con valores como la libertad, la comunidad y el progreso, habfan 
erradicado la idea del individuo y habfan configurado un mundo en que el cuerpo 
humano y el entorno podfan reconstruirse y manipularse mediante la ingenierfa 
genetica, el monocultivo y el ignominioso desarrollo urbanfstico. Es mas, los 
posmodernos de la decada de 1980 parecfan indiferentes a las implicaciones polfticas 
de un mundo en el que la naturaleza y el cuerpo eran meras herramientas de fuerzas 
mas poderosas. Elios reflexionaban sobre como la naturaleza, antes considerada el 
sustrato de la existencia, se habfa convertido en una mera ilusion agradable. Como 
senalo Peter Halley: «A la mayorfa de la gente Disneylandia le parece mas real que la 
selva amazonica [...I Cada vez son mas las personas que se sienten mas comodas en 
el mundo ficticio que en el real». 2 



Dennis Oppenheim: Annual rings, 1968. Tecnica mixta. Dimensiones variables. 


2 Halley, Peter, a «Criticism to Complicity*, mesa redonda moderada por Peter Nagy. Flash Art, 129 (verano de 1986), 
pag. 46. 
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La exposition itinerante de 1992 «Post Human», que adopto su siniestro nombre de un 
movimiento que imagina un futuro en el que los humanos se han «mejorado» tanto 
que han dejado de ser identificables como tales, reflexionaba sobre el lado corporeo 
de las cosas. Inclufa obras de artistas como Jeff Wall, Cindy Sherman, Matthew 
Barney y Damien Hirst, y pretend fa demostrar que el artificio habia eclipsado a la 
«naturaleza» en todos los ambitos, desde la vida social hasta la evolution biologica. 

Tal como explicaba el comisario de la muestra, Jeffrey Deitch: «La evolution humana 
podria estar adentrandose en una nueva fase que Charles Darwin jamas previo [...]. 
Esta nueva fase tecnoevolutiva nos conducira mas alia de la eugenesia. La generation 
de nuestros hijos podria ser la ultima generation de humanos "puros"». 3 Con 
declaraciones tan manifiestamente provocativas, posmodernos como Halley y Deitch 
parecian sugerir que el mundo natural y el cuerpo humano no eran mas que conceptos 
artificiales que se podian modificary manipulara voluntad, Sin embargo, mientras 
ellos pronunciaban esas afirmaciones con una ironia velada, amenazas crecientes 
como la epidemia del sida y el calentamiento del planeta evidenciaban que habia algo 
«real» en el cuerpo humano y el mundo natural que no se podia tomar a la ligera. 

Tras haber pasado por el escapismo receloso del Romanticismo, la entusiasta 
adhesion al progreso tecnologico de la modernidad y una decada de repulsa del 
humanismo aparentemente frivola por parte de la posmodernidad, los artistas actuales 
se aproximan a la tecnologia y la ciencia con mas cautela. Aceptan que son armas de 
doble filo para nuestro cuerpo y nuestro entorno. Y, de hecho, el destino de estas dos 
entidades esenciales esta entrelazado pues, como dijo Pollock en su dia aunque en un 
contexto muy distinto, somos naturaleza y nos separamos de ella por nuestra cuenta y 
riesgo. Los artistas contemporaneos advierten de los peligros de primar los deseos 
humanos por encima del bienestar del mundo natural, y de retocar de forma insensata 
el cuerpo humano, con consecuencias imprevisibles. La mayoria son conscientes de 
que la tecnologia y la ciencia, como los males de la caja de Pandora, no se podran 
dominar una vez se hayan liberado en el mundo, y de que ellas mismas estan 
aplicando sus propias lecciones para solucionar los problemas que han generado. 



Suzanne Anker: Astroculture (Shelf Life), 2010. Impresion de inyeccion de tinta, 61 * 91,4 cm. 


3 Deitch, Jeffrey (1992). Post Human. Nueva York. Jeffrey Deitch, pag. 29. 
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Este polemico planteamiento se plasma en la obra de artistas de dos ambitos del arte 
contemporaneo, conocidos como bioarte y ecoarte. El bioarte deriva en esencia de los 
avances de la ciencia en los ultimos 25 anos, tanto en el campo de la genetica como 
de la biotecnologi'a y la genomica (estudio de todo el genoma). La difusion 
generalizada de las tecnicas para alterar las estructuras geneticas y reencauzar el 
proceso evolutivo ha ido acompanada de una creciente preocupacion por las 
implicaciones de esos avances. Los bioartistas experimentan con las nuevas 
tecnologfas, a menudo proponiendo aplicaciones y direcciones alternativas, al tiempo 
que plantean cuestiones eticas a las que la «ciencia pura» con frecuencia parece 
ajena. Obras de esta indole empiezan a abrirse camino en el mundo del arte comercial 
con exposiciones como las de Mass MoCA «Unnatural Science» o «Paradise Now: 
Picturing the Genetic Revolution)), celebradas en 2000 en Exit Art, en Nueva York, que 
reunieron a grupos de artistas que emplean la ciencia a modo de trampolin para 
zambullirse en nuevas exploraciones artfsticas. El enfoque del bioarte da continuidad 
al fenomeno del ecoarte, descrito en Art in the Land, un libro que el artista Alan Sonfist 
escribio en 1983 y que se codifico por primera vez en la exposicion «Fragile Ecologies: 
Contemporary Artists' Interpretations and Solutions)), organizada por el Queens 
Museum of Art en 1992. Al igual que el bioarte, el ecoarte responde a las inquietudes 
de los artistas respecto a las repercusiones posibles de la intervencion humana en los 
procesos naturales. Se trata de una evolucion del movimiento del land art de finales de 
la decada de 1960 y principios de la de 1970 (aunque presenta diferencias decisivas), 
y en ese sentido propone una breve excursion por las montanas, lagos y valles de 
Estados Unidos. 



Alexis Rockman: The Farm , 2000. Oleo y acrilico sobre madera. 243,8 x 304,8 cm. 


El land art fue en parte una reaccion al creciente caracter comercial del arte en la 
decada de 1960. Los artistas salieron al paisaje para crear obras que no se pudieran 
vender, que ni siquiera pudieran visitarse facilmente. Supuso tambien una respuesta al 
incipiente ecologismo, con el que compartia el rechazo de un mundo centrado en el 
hombre en favor de otro que contemplara a la humanidad como elemento de un 
ecosistema amplio. Para algunos artistas el land art tambien comulgaba con el anhelo 
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de restaurar el vinculo con la naturaleza de los pueblos primitivos. Por irom'as de la 
vida, cuando ese deseo adopto la forma de colosales obras de arte paisajistico 
(earthworks) basadas en los modelos de Stonehenge y las piramides de Egipto, 
parecio manifestar una arrogancia contraria al credo ecologista de la modestia frente a 
la naturaleza. El land art derivo en multiples formas. En un extremo del espectro habi'a 
obras comedidas como los Annual Rings, 1968, de Dennis Oppenheim, ejemplo de 
minimalismo medioambiental: Oppenheim se limito a cavar con una pala el dibujo de 
los anillos de un tronco en un campo nevado en la frontera entre Estados Unidos y 
Canada. En el extremo opuesto proyectos de artistas como Michael Heizer y Robert 
Smithson supom'an grandes desplazamientos de tierras. Spiral Jetty, 1970, de 
Smithson, es una espiral de rocas de basalto que se proyecta 457 m desde la orilla en 
las aguas del Gran Lago Salado de Utah. Roden Crater, de James Turrell, es un 
proyecto de varias decadas que transformara un crater natural del desierto de Arizona 
en un monumental observatorio. Double Negative, 1969, de Heizer, consiste en un 
corte de 457 m de largo por 15 m de profundidad y 9 m de ancho abierto en dos 
montanas de Nevada. Heizer Neva trabajando tambien desde principios de 1970 en 
City, una gigantesca escultura en el desierto de Nevada. Concebida para que ocupe 
un espacio equivalente al de un gran centra comercial, es un complejo de estructuras 
inspiradas en los tumulos de Misisipf, las canchas de un juego mesoamericano y los 
yacimientos precolombinos. 



Michael Heizer: City, 1972-hasta el presente. Hormigon, acero y tierra compactada. 2 x 0,4 km. 


Proyectos tan ambiciosos exaltaron los animos de una faccion de artistas adscritos al 
land art que los percibieron como insultos a la naturaleza. Sobre todo los britanicos, y 
en especial Richard Long y Hamish Fulton, se decantaron por dejar una huella muy 
leve, con intervenciones casi imperceptibles en el paisaje. Long, por ejemplo, realizo 
excursiones en solitario por paisajes desiertos y las documento en fotografias y 
dibujos. Limito sus alteraciones a hacer montoncitos, ci'rculos y lineas de piedras 
(como en A Line in Scotland, Cut Mor, 1981), que recreo en galenas. Un seguidor mas 
joven de esta vertiente comedida, Andy Goldsworthy, crea esculturas efi'meras en la 
naturaleza con lo que va encontrando. Ha dibujado estampados en el suelo del bosque 
con hojas de colores otonales, como en Hole in leaves sinking, held underneath to a 
woven briar ring, keeping it afloat, 1987, ha «pintado» en piedras con agua, ha 
preservado bolas de nieve del invierno en un paisaje de verano y ha creado 
«esculturas» de barro agrietado que desapareceran con las primeras lluvias. Tras una 
breve vida «real», esos gestos fugaces se conservan como arte unicamente en la 
abundante documentacion fotografica del artista. 
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Richard Long: A Line in Scotland, Cul Mor, 1981. Fotograffa. 



Andy Goldsworthy: Hole in leaves sinking, held underneath to a woven briar ring, keeping it 
afloat, 1987. Impresion cromogenica. 60.5 x 60.5 cm. 


Los ecoartistas actuales comparten la humildad de sus predecesores britanicos ante la 
inmensidad de la naturaleza, pero su actitud es menos benigna. Aunque repudian la 
grandiosidad de la obra de Smithson, acatan el ejemplo de sus cavilaciones 
apocalipticas acerca de la entropia, en las que el artista aborda la segunda ley de la 
termodinamica, que postula el irreversible declive de un sistema conforme se acerca a 
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un estado de equilibrio. «La mente del individuo y la tierra se erosionan; los ri'os 
mentales desgastan las orillas abstractas, las olas cerebrales erosionan los 
acantilados de pensamiento, las ideas se descomponen en piedras de 
desconocimiento y las cristalizaciones conceptuales se desintegran en depositos de 
razonamientos arenosos.» 4 Eso significa que el desarrollo urbano y las nuevas 
tecnologias conllevan destruccion y vertederos. El propio Smithson sentia fascinacion 
por esos lugares, en los que contextualizaba su obra. Llego a declarar que las zonas 
industriales de Estados Unidos eran el equivalente contemporaneo a los monumentos 
antiguos. Los ecoartistas actuales, mas conscientes de las secuelas de la modernidad 
en los ecosistemas naturales, someten a escrutinio esta observancia incuestionada de 
la entropfa por parte de Smithson y analizan los efectos de la urbanization, la 
superpoblacion y los avances tecnologicos en la calidad de la vida humana y la 
naturaleza. 



Alan Sonfist: Time Landscape ©, 1965-presente. Arboles endemicos, flores silvestres y hierba. 
14 x 61 m. Instalacion en el cruce de West Houston Street y La Guardia Place, Nueva York. 


4 Smithson, Robert, «A Sedimentation of the Mind: Earth Projects*. En: Flam, Jack (ed.) (1996). Robert Smithson: the 
collected writings. Berkeley y Los Angeles: University of California Press, pag. 82 


Joan Campas: Arte, naturaleza y tecnologia Traduccion/adaptacion de Eleanor Heartney: Arte & Hoy 
pags. 168-191 10 
















Una obra imprescindible que aborda los problemas ambientales en relacion con la 
civilization es Time Landscape©, 1965-presente, de Alan Sonfist, un bosque urbano 
de 837 m 2 plantado en un solar de lo que se ha convertido en uno de los vecindarios 
mas codiciados de Manhattan. Integrada en la serie del artista «Time Landscapes)), 
esta obra no solo aporta una zona verde a Nueva York, sino que recuerda una epoca 
en que toda la ciudad era asi, pues Sonfist planto semillas de especies endemicas que 
creci'an antes de la colonization europea. Los paisajes temporales subsiguientes que 
Sonfist ha creado en ciudades de todo Estados Unidos y Europa tambien incorporan 
recuerdos de la historia y la ecologia propias de los emplazamientos. Como las 
capsulas temporales que anuncia su titulo, ofrecen una vision encapsulada de un 
mundo desaparecido y nos recuerdan que, como en el pasado la humanidad tuvo que 
buscar amparo en los elementos, hoy es la naturaleza la que debe guardarse del ser 
humano. 



Mary Lucier: Wilderness, 1986. Video y tecnica mixta. 
http://www.youtube.com/watch?v=iMIYe5F-9Bw 

Mary Lucier viene meditando sobre el progreso, la naturaleza y la modernidad desde la 
decada de 1970, concentrandose sobre todo en la contradiction inherente al ideal 
bucolico subyacente a buena parte del arte y la literatura estadounidenses. Su 
videoinstalacion Wilderness, 1986, visita espacios interiores y exteriores relacionados 
con los pintores de la Escuela del Hudson River y luministas estadounidenses del siglo 
XIX. Minando el mundo idilico que retrataban con emblemas de la industria y la 
tecnologia, como un tren, una excavadora o un muro lleno de grafitos, Lucier nos 
recuerda que las grandes celebraciones pictoricas de la naturaleza norteamericana se 
crearon al tiempo que esa naturaleza se sometia a una destruction sistematica. 
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Como Lucier, que aboga por tratar respetuosamente al planeta, Mark Dion se ocupa 
de la etica de la ecologi'a. Su obra suele adoptar las convenciones de la exposition en 
museos, marco aparentemente neutro, para replantearnos nuestra relation con el 
mundo natural. En las conclusiones a las que Mega Dion, nuestras decisiones 
colectivas no salen bien paradas. Museum of Poison (Biocide Hall), 2001, es una 
instalacion de vitrinas con envases de sustancias qufmicas para erradicar las plagas 
de hogares, jardines y granjas. Asi expuestas parecen reliquias de una civilizacion 
perdida, recordandonos que su uso abusivo puede conducirnos precisamente en esa 
direction. Tar and Feathers, 1996, muestra una rata, un gato, una paloma y otros 
animales disecados, banados en alquitran y colgados de un arbol. Son de las pocas 
especies capaces de proliferar en entornos urbanos. Dion tambien estudia los 
desechos no organicos de la vida urbana. Por ejemplo, excavo el emplazamiento del 
redisenado Museo de Arte Moderno (MoMA) de Nueva York y luego expuso los restos 
arquitectonicos como si de valiosas reliquias de civilizaciones ancestrales se tratara. 
Con estas obras de caracter arqueologico, Dion reflexiona acerca del impacto de la 
civilizacion en la naturaleza y las oportunidades que el futuro depara a la convivencia 
entre personas y animales. 
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Mark Dion: Tar and Feathers, 1996. Arbol, base de madera, alquitran, plumas y animales 
disecados. 259 x 101,6 cm. 


Sophie Ristelhueber fotografi'a paisajes destrozados por una accion humana 
intencionada y rotunda. Gran parte de su obra se centra en territorios asolados por la 
guerra, aunque tambien ha retratado cuerpos con cicatrices y heridas, trazando, al 
igual que Lucier, un paralelismo entre la vulnerabilidad del paisaje y la del cuerpo 
humano ante el poder del hombre. Ristelhueber se centra en detalles conmovedores. 
Sus fotograffas del Beirut posterior a la guerra civil revelan la devastation provocada 
por el conflicto mediante detalles como una serial de trafico acribillada a balazos, y las 
de las delgadas mantas abandonadas por el ejercito iraqui en su retirada o un 
recipiente de hojalata medio cubierto por el desierto registran huellas de la guerra del 
Golfo de 1991. Sus fotograffas aereas del desierto kuwaitf muestran la destruction 
provocada por la guerra. Y su serie de 2004 «WB» («Cisjordania») da fe de como la 
ocupacion israelf ha convertido en un paramo el margen occidental del Jordan. En esa 
serie la camara recorre carreteras inservibles por haber sido cortadas con zanjas, 
muros de piedra o bloques de hormigon. En general, en las imagenes de Ristelhueber, 
apenas aparecen personas. Los paisajes irradian cierta sensation de extraneza, y son 
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en ocasiones casi lunares, marcados por zanjas, rodadas de tanques y crateres 
provocados por bombas, despoblados y destrozados por la insensatez de la guerra 



Sophie Ristelhueber: WB (#6), 2006. Impresion cromogenica. 120 x 150 cm. 



Sophie Ristelhueber: Fait #48, 1992. Fotografia en color, impresion sobre papel plastificado 
con marco dorado pulido. 100 x 130 x 5 cm 
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Las obras de artistas como Lucier, Dion y Ristelhueber rezuman un aire elegfaco. En 
cambio, otras muestras de ecoarte ofrecen una vision esperanzadora y exploran los 
problemas que ocasiona el progreso a traves de una lente hibrida entre arte y ciencia. 
A veces cuesta identificar en esos trabajos obras de arte, pero tampoco se pueden 
enmarcar en los parametros de la ciencia y el uso del suelo. Mas bien proponen un 
paradigma que elude los productos y formatos establecidos en favor de la 
experimentation. Entre los exponentes mas destacados de esta disciplina hibrida 
figuran Newton y Helen Mayer Harrison, un matrimonio que colabora con cientificos y 
urbanistas desde la decada de 1970. Los Harrison, que se han concentrado en limpiar 
cuencas contaminadas y restaurar la biodiversidad, plantean propuestas que 
combinan el analisis ecologico y economico y desafian el pensamiento convencional 
acerca del control de inundaciones, el regadio y la silvicultura. Desarrollan su labor en 
todo el mundo, desde minas de carbon de la ex Alemania del Este hasta el rio Sava, 
en la antigua Yugoslavia, granjas de Inglaterra o las selvas del Noroeste Pacifico. 
«Peninsula Europe», 2001, una exposition integrada por mapas, fotografias e 
instalaciones sonoras, propone un nuevo trazado de las fronteras europeas que 
englobe el continente en un todo ecologico. Los Harrison, que se autodefinen como 
instigadores, miden su exito no en atencion a si sus propuestas llegan a buen puerto o 
no, sino por la eficacia con la que introducen sus ideas en los debates sociopoliticos y 
propician un proceso de cambio incremental que denominan «deriva dialectica». 



Tambien un planteamiento heterodoxo del arte y la politica ambiental inspira la obra de 
Mierle Laderman Ukeles. Durante sus treinta anos como artista residente oficial 
(aunque no asalariada) del Departamento de Salud Publica de Nueva York, Ukeles ha 
realizado performances, instalaciones y obras para modificar la perception publica 
sobre el significado y la importancia de la basura. Su obra sustituye la simple idea de 
«desperdicio» por la de «mantenimiento», fomentando la conception de la ciudad 
como organismo complejo cuyos sistemas entretejidos de consumo, production, 
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circulation y gestion de los residuos son ineludibles, y en el que la basura constituye 
un producto derivado natural. Una de sus primeras obras en el marco de su cargo 
oficial fue Touch Sanitation, 1978-1984, en la que estrechaba la mano a 8.500 
basureros de Nueva York, convirtiendose en una pieza mas del servicio de recogida 
de basuras. Entre sus obras posteriores destacan The New York City Art Parade, 

1983, en la cual coreografio un complejo desfile de camiones de la basura, 
exhibiendolos por las calles de la ciudad como si fueran bailarinas de ballet. Tambien 
forro con espejos un camion de la basura (The Social Mirror, 1983) para su uso por 
parte de los basureros que asumen las tareas de limpieza tras los desfiles. Mas 
recientemente ha desviado su atencion hacia los vertederos. En 1989 el Departamento 
de Cultura de Nueva York la designo artista oficial de Fresh Kills, el vertedero de 
Staten Island, que contiene la basura de medio siglo de la ciudad de Nueva York, y le 
confio la mision de transformarlo en un activo para la comunidad. Ukeles se reune con 
arquitectos, ingenieros y ecologistas, con quienes colabora para concienciar a la 
poblacion mediante exposiciones que muestran el complejo proceso de sellar un 
vertedero, las etapas de descomposicion de la basura o los metodos de purification de 
aguas. 



Mierle Laderman Ukeles: Touch Sanitation, 1978-1984. 



Mierle Laderman Ukeles: The Social Mirror, 1983. 
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Fresh Kills, el vertedero de Staten Island, 1990. 



El proyecto de Fresh Kills Park 


Mel Chin tambien trabaja restaurando lugares con expertos, en concreto con Rufus 
Chaney, un agronomo del Departamento de Agricultura de Estados Unidos con el que 
ha investigado la idea de limpiar terrenos contaminados con metales toxicos 
sembrando plantas «hiperacumuladoras» que los absorban. Elio no solo purificaria el 
suelo, sino que permitiria cosechar y reciclar los metales, lo cual sufragaria los costes 
de la restauracion. El proyecto, en marcha desde 1990, se titula Revival Field, y ha 
dado muestras de viabilidad en un vertedero de residuos toxicos a las afueras de 
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Minneapolis, Minnesota, donde se ha efectuado la prueba piloto. Desde esa fecha 
Chin ha instalado Revival Fields en emplazamientos toxicos de todo el mundo. Pero la 
ecologia es solo una de sus inquietudes artisticas. Entre sus otros proyectos destaca 
una colaboracion con programadores informaticos que culmino en KNOWMAD, 1999, 
un videojuego basado en los patrones de movimiento de los pueblos nomadas 
perseguidos. Con todo, Revival Field es la unica obra cuya categoria de arte se ha 
cuestionado. En 1990 la beca NEA que debia financiar su production fue rescindida 
alegando que el proyecto no constituia «arte». Tras la protesta de artistas y 
administradores, asi como de los miembros del jurado de NEA que habian aprobado la 
beca, el director de la institution rectified su postura y se entrego el dinero. Este 
alboroto subraya la reticencia a considerar arte algo que se situa demasiado cerca de 
la ciencia. Chin ha alegado en su defensa que el proceso de «tallar» la polucion es 
similar al del escultor que cincela el marmol para sacar a la luz la forma oculta en su 
interior. 5 



Mel Chin: Revival Field, 1990. Instalacion en el vertedero de Pig’s Eye, St. Paul, Minneapolis. 



Mel Chin: Revival Field II, 1992. Palmerton, Pennsylvania 


5 Mel Chin, citado en Art 21 (Art in the Twenty-First Century), PBS, septiembre de 2001, 
www.pbs.org/art21/artists/chin/clip2.html 
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Mel Chin: KNOWMAD, 1999. 


Ecoartistas mas jovenes se sirven de los nuevos sistemas de comunicacion para 
investigar temas ambientales y propiciar soluciones. Dirigido por su fundador, Matthew 
Coolidge, el Center for Land Use Interpretation (CLUI) se ubica en una pequena oficina 
de Los Angeles, pero su alcance se extiende tanto fisicamente como por Internet a un 
conjunto creciente de actividades que incluyen investigation, exposiciones, 
conferencias y residencias para artistas. El objetivo primordial de la organization es 
analizar las ventajas e inconvenientes de poner el territorio al servicio del progreso 
economico y la politica mundial. Sus programas han abordado temas como las 
incineradoras de armas quimicas, las minas, los complejos aerospaciales, las 
instalaciones antiterroristas y las centrales hidroelectricas. Su base de datos en 
Internet cartografia usos del suelo en Estados Unidos relacionados con factores como 
el transporte, el agua, la cultura, la industria, los residuos nucleares o el ejercito, lo que 
permite a los internautas conocer funciones a menudo ignoradas del paisaje 
norteamericano. El centra organiza exposiciones como «The Best Dead Mall in 
America», 2003, documentation fotografica de un gran centra comercial cercano a 
Chicago, o «A View into the Pipe», 2004, que ilustraba una excavation en la principal 
alcantarilla de Los Angeles y ofrecia una rara imagen de las tripas de la ciudad. Con 
estas obras el CLUI convierte el activismo en difusion de information, en linea con los 
Harrison. 
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A View into the Pipe, 2004. http://vimeo.com/15824816 


Jennifer Allora y Guillermo Calzadilla colaboran desde 1995 en proyectos que abordan 
el uso de una porcion concreta de tierra: su pais natal, Puerto Rico. Gran parte de su 
obra gira en torno a la condicion de la isla de territorio no incorporado de Estados 
Unidos y los dilemas sociales, politicos y ecologicos que entrana esa curiosa relacion. 
Se han centrado sobre todo en Vieques, isla en la que el ejercito estadounidense y las 
tropas de la OTAN llevaron a cabo durante sesenta anos maniobras navales, practicas 
de bombardeo y pruebas con napalm y otros agentes quimicos. En 2001 Allora y 
Calzadilla se sumaron a las protestas que exigian el cierre de la base militar de 
Vieques con Landmark, un proyecto que incluia fotografias de suelos con huellas en 
las que habia impresos mensajes, mapas e iconos que proponian usos alternatives del 
lugar. Las huellas correspond fan a suelas de caucho que los artistas proporcionaron a 
los activistas para que se acoplaran a sus zapatos durante las acciones de 
desobediencia civil en la isla. En 2003, ante la presion popular, el Gobierno 
estadounidense cedio Vieques a la poblacion civil. 



Jennifer Allora y Guillermo Calzadilla: Landmark, 2001. 
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Desde entonces Allora y Calzadilla no han bajado la guardia respecto a asuntos de la 
isla: si la poblacion indi'gena que se vio desplazada por los militares reclamara sus 
tierras, o si la transformation prevista de los territorios navales en refugio de la fauna 
enmascararan los riesgos para la salud que suponen las sustancias quimicas toxicas 
absorbidas durante decadas de practicas belicas. Under Discussion, 2005, un video en 
el que reflexionan acerca de esos temas pendientes, sigue a un activista que recorre 
en una lancha el litoral de Vieques. La lancha resulta ser una mesa de conferencias 
colocada del reves y dotada de un motor, como simbolo de las frustraciones que 
rodearon la negotiation sobre el futuro de la isla. Sin embargo, no se trata de una 
imagen meramente simbolica, pues los artistas pretenden provocar cambios reales. 
«Claro que es absurda -han comentado acerca de la balsa-, pero la absurdidad de 
navegar en una mesa generara debate y lo encauzara hacia nuevas direcciones.» 6 



unica, color, dimensiones variables. 

Y si los ecoartistas nos advierten sobre las amenazas para la Tierra de los «avances» 
tecnologicos, los bioartistas nos alertan sobre su impacto en el cuerpo. El grupo 
Critical Art Ensemble 7 (CAE) Neva una decada criticando la ingenieria genetica, 
apropiandose de sus metodos y exponiendolos para revelar su dependencia de la 
polftica, el dinero y los programas ocultos ajenos al bien publico. Flesh Machine 8 , 
1997, permitia a los espectadores someterse a un diagnostico real de enfermedades 
geneticas y, asi, «evaluar el valor potencial de sus cuerpos como articulos 


6 Obrist, Hans-Ulrich, «1000 Words: Allora and Calzadilla*. En Artforum, 43 (marzo de 2005), pag. 205. 

7 Promesas utopicas - Net realidades, en linea a http://aleph-arts.org/pens/net_realidades.html 

La desobediencia civil electronica, la simulation y la esfera publica, en linia a http://aleph-arts.org/pens/dec_simul.html 

8 Se puede consultar el libro sobre Flesh Machine en http://www.critical-art.net/books/flesh/index.html 
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comerciales, y el lugar que ocupan en la nueva economi'a de mercado de la 
genetica». 9 



Critical Art Ensemble: Flesh Machine, 1997 


Pero la pieza mas conocida de CAE jamas se ha visto. En 2004 uno de sus activistas, 
Steven Kurtz, fue sometido a investigation por parte de la Joint Terrorism Task Force 
por su presunta implication en actividades de terrorismo biologico. Al ir a casa de 
Kurtz a levantar el cadaver de su esposa, fallecida de infarto, la polici'a registro su 
estudio y se incauto de placas de Petri sospechosas de estar llenas de bacterias, asi 
como de los apuntes del artista para sus clases, sus libros y su ordenador. Kurtz no 
estaba conspirando para liberar una nueva plaga biologica devastadora en un mundo 
desprevenido, sino cultivando bacterias que podia haberen el laboratorio de ciencias 
de cualquier instituto del pais para emplearlas en una obra de arte interactiva que 
analizaba la modification genetica de los alimentos. El caso de Kurtz sigue sin 
resolverse. 


g 

Bordowitz, Gregg, «Tactics Inside and Out: Cricial Art Ensemble». En: Artforum, 43 (septiembre de 2004), pag. 214. 
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Miembros de la Joint Terrorism Task Force entrando en casa de Steven Kurtz 


Natalie Jeremijenko, formada en bioqui'mica, fi'sica, neurociencia e ingenieria 
mecanica, crea obras polemicas y a menudo comicas que ponen de manifiesto, por un 
lado, los peligros de adoptar de forma irreflexiva las nuevas tecnologias y, por el otro, 
la negligencia de los laboratories estatales y las empresas de biotecnologia que, en su 
frenesf por poner en practica la ingenieria genetica, desatienden los problemas 
ecologicos. En sus obras emplea material de experimentos cientificos y 
demostraciones en ferias comerciales. Por ejemplo, ha actualizado la tecnologia para 
crear perros mecanicos a fin de que sus robots caninos puedan olfatear las 
concentraciones de vapores toxicos en los emplazamientos industriales contaminados. 
En Tree Logic, 1999, colgo cabeza abajo de una viga seis arboles vivos. Los arboles 
siguieron creciendo, aunque retorciendose en busca del sol y adquiriendo formas 
racionales pero extranas. Esos arboles pueden considerarse metaforas del hombre 
que, incluso en circunstancias no naturales, tambien esta sometido a las leyes de la 
naturaleza. 



Natalie Jeremijenko: Tree Logic , 1999. Seis arces en flor, palos de 10 m., macetas y soportes 
de acero inoxidable, sistema de riego por goteo. Instalacion en el MASS MoCA, North Adams, 
Massachusetts. 
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Christine Borland aborda otra deriva artificial de las leyes de la naturaleza humana: la 
eugenesia o reproduction selectiva, y lo hace con instalaciones y objetos exquisitos 
que cuestionan la aplicacion de la ciencia en busca de la perfection. L'Homme Double, 
1997, abunda en su interes por el doctor Josef Mengele, quien dirigio los experimentos 
eugenesicos de los nazis y de quien se cuenta que, con su encanto personal y buen 
aspecto, embeleso incluso a su victimas. Borland pidio a seis escultores academicistas 
que crearan bustos de arcilla a partir de una fotograffa borrosa de Mengele, y los 
expuso con descripciones y fotograffas de supervivientes de Auschwitz. Los objetos 
resultantes vari'an en el grado de detalle, pero comparten la banalidad desalmada de 
la escultura academica. Asf ofrecen una fascinante ilustracion de la homogeneidad 
que los nazis buscaron tanto en el arte como en una fisionomfa de genes arios puros. 
En otras palabras, Borland examina el vinculo entre enfermedad y genetica, las 
consecuencias de los ensayos geneticos, el uso ancestral de plantas para provocar 
abortos y el destino de la individualidad en una cultura gobernada por la ciencia. Con 
tales obras, nos adentra sutilmente en reflexiones eticas sobre la aplicacion de la 
ciencia, los procesos naturales y la tecnologia con fines no siempre beneficiosos. 



Christine Borland: L'Homme Double, 1997. Arcilla, acero, madera, acrflico, documentos y 
fotograffas. Cada pedestal con busto 170 x 32 x 32 cm. Sammlung Migros Museum fur 

Gegenwartskunst, Zurich. 


Jim Sanborn expone las consecuencias destructivas de la ciencia sobre la humanidad 
a mayor escala. Critical Assembly, 1998-2003, es una instalacion integrada por el 
material con que se fabrico la bomba atomica en Los Alamos en la decada de 1940. 
Sanborn lo reunio investigando en geriatricos y publicando anuncios en periodicos de 
Nuevo Mexico en los que solicitaba contactar con antiguos empleados del laboratorio 
Manhattan Project, muchos de los cuales se habfan llevado equipo de la empresa a 
precio de saldo en la decada de 1950. Tal como Sanborn las presentaba en una 
exposition en la Corcoran Gallery de Washington, D.C., aquellas reliquias de 
destruction, unas autenticas y otras reconstruidas, encerraban significados ambiguos. 
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Por un lado eran inquietantemente bellas: pareci'an piezas escultoricas modernas; por 
otro rondaba el peso de su mision destructiva. Ensamblajes metalicos pulidos, botes 
de metal, contadores Geiger que segui'an funcionando, cubos grises de grafito y 
ladrillos de parafina quedaron transformados en monumentos de una tecnologfa 
anticuada pero no por ello menos funcional, la cual, tal como aclaraba Sanborn, podia 
reactivarse con solo insertar un pedazo de plutonio activo. Critical Assembly plantea 
molestos interrogantes sobre la consagracion de la ciencia en la busqueda gratuita de 
conocimientos, en especial cuando las consecuencias pueden ser nefastas para la 
humanidad. Tambien evoca una epoca y un entorno en que la fabrication de armas de 
destruction masiva se consideraba justificable en terminos politicos, y arroja luz sobre 
los debates actuates en torno al poder, el terrorismo y el uso del poder tecnologico y 
militar. 



Jim Sanborn: Critical Assembly, 1998-2003. Aluminio, laton, plata, niquel, plomo, acero 
inoxidable, plastico impregnado en boro, sondas de detection, contadores Geiger-Mijller, 
elevadores hidraulicos simulados, detectores alfa, carburo de tungsteno, bloques de parafina, 
cilindro de gas de deuterio, grafito, alambre y sonido. Dimensiones variables. Instalacion en la 
Corcoran Gallery of Art, Washington. D.C. Noviembre de 2003-enero de 2004 

Frente a artistas que exploran el despliegue del poder humano mediante la tecnologia 
en forma de ingenieria genetica, eugenesia o la bomba atomica, otros abordan la 
cibernetica. Donna Haraway, una de las teoricas mas consagradas en este ambito, 
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define al ciborg, el producto cibernetico, como un «hfbrido de maquina y organismo». 10 
La intersection entre lo mecanico y lo humano es bidireccional: tanto atribuye 
cualidades humanas a las maquinas, como en Inteligencia artificial, de Spielberg, 

2001, como transforma y amplfa los poderes humanos por medios mecanicos, ya sean 
protesis de extremidades, interfaces cerebro-ordenador o medicamentos que 
potencien el rendimiento. La historia de tales investigaciones se remonta a las 
maquinas voladoras de Leonardo da Vinci y los automatas del siglo XVIII que tocaban 
instrumentos, andaban, cantaban yjugaban al ajedrez. Una manifestation 
contemporanea es AIBO, el perro robot de Sony que ladra, busca lo que se le lanza e 
incluso juega al futbol obedeciendo a ordenes. Dado el atractivo y las repercusiones 
de alterar nuestro ser mas interno, no resulta sorprendente que los artistas que 
estudian las posibilidades de la cibernetica esgriman estrategias que van de lo 
descabellado a lo desconcertante. 



Spielberg: Inteligencia artificial, 2001. Fotograma. 
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El heredero de Leonardo es Panamarenko, que ha dedicado casi cuarenta anos a 
crear maquinas voladoras, submarinos, coches e incluso un paracaidas motorizado. 

En una epoca en que volar, e incluso viajar al espacio, forma parte de la realidad, 
Panamarenko siente mayor interes por las fantasias que suscita el vuelo que por la 
funcionalidad de las maquinas con las que desafia la gravedad. Con tecnologi'a 
primitiva de funcionamiento interno transparente, otorga a sus obras un aspecto como 
de deberes de instituto y, como estos, rara vez funcionan. Su monumental 
Aeromodeller, 1971, es un gigantesco zeppeh'n hinchado fabricado con nailon y 
pegado a una gondola, pero que no funciona. Igual de ambigua e inoperativa es su 
Raven's Variable Matrix, 2000, una maquina voladora que parece un hfbrido entre 
bicicleta ergonomica y planeador con alas gigantes como de libelula. Con motor de 
motosierra, ruedas de bicicleta y correas elasticas en lugar de cinturon de seguridad, 
la obra hace ostentation de su futilidad funcional. Archaeopterix III, 1990, tambien 
presenta una amalgama de artilugios tecnologicos, que simulan el aspecto y la tecnica 
de vuelo de un ave prejurasica. Panamarenko, exponente del movimiento de los 
happenings de la decada de 1960, comparte el enfoque ludico de esa epoca respecto 
a la interpretacion y la tecnologia. 


10 Haraway, Donna, «Manifiesto para cyborgs: ciencia, tecnologia y feminismo socialista a finales del siglo XX». En: 
Ciencia, Cyborgs y Mujeres: la reinvencidn de la naturaleza. Madrid. Catedra, 1995, pag. 149 del original. 
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Panamarenko: Aeromodeller, 1971. 



© Panamarenko 




Panamarenko: Raven's Variable Matrix, 2000. Caucho, aluminio, fieltro, alambre, interruptor. 19 

x 50 x 42 cm. 
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Panamarenko: Archaeopterix, 1990. Madera, cuerda y chips electronicos. 43,2 x 29,2 x 20,3 cm. 



Paul Ramirez Jonas: Box Kite, 1993 


La pasion de Panamarenko por el vuelo encuentra su analogia en la generacion 
siguiente en la obra de Paul Ramirez Jonas, creador de replicas de aparatos utilizados 
en los primeros vuelos y exploraciones del espacio. En Box Kite, 1993, recreo cometas 
de finales del siglo XIX que recuerdan a los planeadores de los hermanos Wright y las 
equipo con una camara desechable que accionaba para tomar fotografias a vista de 
pajaro. En las imagenes, el artista suele aparecer en la otra punta del cordel de la 
cometa, diminuto. Men on the Moon, 1990-presente, es un proyecto dividido en cuatro 
partes que narra la magia de un vuelo espacial: Ramirez Jonas reproduce las 
conversaciones entre Buzz Aldrin y Neil Armstrong durante las 23 horas de la mision 
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lunar del Apolo XI. En una combinacion de tecnologi'as historicas, el artista utilizo una 
replica del primer fonografo de Edison, de 1879, para grabar esos sonidos en cientos 
de cilindros de cera ranurada. Ramirez Jonas tambien ha creado obras ancladas en la 
Tierra. «50 State Summits», iniciada en 2002, presentara cuando se complete (si es 
que se completa) una serie de fotografias del artista en el punto mas alto de cada 
estado ondeando una bandera con el lema «OPEN». Rememorando los triunfales 
logros de los grandes exploradores, la pieza nos recuerda un tiempo previo a los 
esteroides en el que cuerpos no musculados artificialmente aun podfan llevar a cabo 
proezas. 



Paul Ramirez Jonas: 50 State Summits, 2002 


El entusiasmo de Panamarenko y Ramirez Jonas por los cuerpos mejorados 
mecanicamente es atipico. Es mas frecuente que los artistas que indagan en la 
hibridacion de la fuerza humana y la mecanica imbuyan su obra de cautela y 
advertencias. Rebecca Horn inicio su camera creando protesis que convierten cuerpos 
humanos en extranos avatares animales. En su performance de 1970 Unicorn hizo 
que una joven desnuda con un tocado en la cabeza a modo de cuerno caminara 
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campo a traves. En obras mas recientes el cuerpo humano ha desaparecido de su 
obra, aunque sigue presente en el piano psicologico en esculturas cineticas que 
parten, sacuden y aporrean a espiritus malevolos hasta extinguirlos, a veces lanzando 
pigmento a las paredes o esparciendo cenizas por el suelo. Ciertas obras evocan 
encuentros sexuales frustrados o curiosos. Kiss of the Rhinoceros, 1989, se compone 
de unos brazos curvados de acero que se elevan de vez en cuando y se «abrazan» 
antes de producir una breve descarga electrica y volver a quedar inertes. Otras 
amenazan con la muerte o la destruction. Todas estas obras son disfuncionales y 
recuerdan la aversion romantica por la maquina. 



una un mtsi m wAiar/* 1 raumm iunvwnsr je ' *nu*irui 

Rebecca Horn: Unicom, 1970. Tela y madera. Dimensiones variables. 
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Rebecca Horn: Kiss of the Rhinoceros, 1989 


El recurso de Lee Bui a la relacion entre cuerpos y maquinas resulta igual de 
desconcertante, ademas de presentar un matiz feminista. Sus primeras obras, de 
principios de la decada de 1990, consistian en ella misma vestida con trajes que 
transformaban su cuerpo en el de una mutante, llena de vfsceras y organos blandos, 
grotescos e hipersexualizados. Les siguio, a finales de los anos noventa, una serie de 
esculturas ciborg de silicona y porcelana blanca colgadas del techo. Sin cabeza ni 
algunas extremidades, carecfan de identidad pero, pese a estar recubiertos por 
armaduras, los cuerpos eran inequivocamente femeninos. Cinturas de avispa 
exageradas y pechos y culos desproporcionados remitian a las fantasias masculinas 
de un mundo en el que la energfa femenina es virtualmente monstruosa y debe 
restringirse. Otras obras, como Chrysalis, 2000, recuerdan a insectos con antenas 
flotantes que se alargan de forma amenazadora. Ultimamente Lee ha empezado a 
fusionar cuerpo y maquina en una serie de caratulas de karaoke con nombres como 
Anthem, 2000, y Live Forever, 2001, capsulas para una persona en forma de falo 
tapizadas y equipadas con cintas de karaoke de canciones conocidas que el inquilino 
es invitado a interpretar. Las vainas de karaoke de Lee representan una curiosa 
inversion de la experiencia social habitual del karaoke y apuntan mas bien a una 
camara de aislamiento, similar a la desvinculacion social que suele provocar el ocio 
mecanizado actual y que nos hace comportarnos como maquinas, cuando no 
parecernos a ellas. 
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Lee Bui: Chrysalis, 2000. Paneles de poliuretano cortados a mano sobre armazon de aluminio. 
270 x 157 x 120 cm. Museo de Arte Asiatico de Fukuoka. 


Roxy Paine tambien difumina barreras entre lo humano, la naturaleza y la maquina con 
artilugios mecanicos que desempenan acciones humanas, como crear arte. La pieza 
PMU (Painting Manufacture Unit), 1999-2000, es un dispositivo programado que pinta 
lienzos, una parodia ironica de la retorica del individualismo que rodea la abstraction 
moderna. SCUMAK, 1998, hace lo mismo, pero en el campo de la escultura, 
produciendo mecanicamente blobs (objetos binarios grandes) de plastico. Asimismo, 
Paine traslada la precision mecanica a la creation de replicas de objetos naturales. 
Para Bluff, en el marco de la Whitney Biennial de 2002, coloco en Central Park un 
arbol de acero inoxidable de tamano natural. Tambien ha recreado campos de setas 
venenosas o malas hierbas, les ha puesto nombres del estilo de Psilocybe Cubensis 
Field, 1997, o Weed Choked Garden, 2005, y los ha colocado de forma incongruente 
en espacios de galenas blancas. Al transformar en objetos de arte plantas que por lo 
general se consideran plagas, Paine nos obliga a replantearnos nuestras convicciones 
sobre el uso y abuso del mundo natural. Sus obras abordan el conflicto inherente al 
deseo humano de controlar el entorno y la tenacidad de la naturaleza, que no se 
inmuta. 
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Roxy Paine: PMU (Painting Manufacture Unit) 1999-2000. Aluminio, acero inoxidable, ordenador, 
circuitos electronicos, acrilico, servomotores, valvulas, pista de precision, vidrio y caucho. 279,4 x 398,8 x 
447 cm. 





Roxy Paine: SCUMAK 2, 2001. Museum of Contemporary Art, Detroit. 
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Roxy Paine: Psilocybe cubensis Field, 1997. 2200 setas de polimeros, esmalte y oleo. 11,4 x 

833,1 x 563,9 cm. 


Mientras que Horn y Lee abundan en nuestro temor a convertirnos en maquinas, Paine 
y Wim Delvoye anticipan las repercusiones de que las maquinas adquieran rasgos 
humanos. Cloaca Turbo, 2003, de Delvoye, analiza las funciones humanas de comer, 
digerir y excretar. Cloaca es una maquina monumental y biologicamente correcta 
disenada para ser alimentada dos veces al dia con comida que proporciona un 
restaurante. En las dos horas siguientes, en un proceso transparente visible para el 
espectador, los alimentos pasan por una serie de contenedores de cristal en los que 
se descomponen por efecto de los acidos y microorganismos del estomago humano. 
Por ultimo, con una regularidad envidiable, excreta los restos solidos en un disco de 
metal que gira lentamente. Cloaca parece la maquina de un cientifico loco, con 
embudos, tarros de vidrio, tubos de plastico, bombas, cables y peanas de acero 
inoxidable. De hecho, es producto de ocho anos de colaboracion con un equipo de 
expertos en los campos de la gastroenterologia, la tecnologia informatica y la 
fontaneria. A diferencia de otros experimentos ciberneticos mas convencionales, que 
tienden a centrarse en reproducir nuestras cualidades mas elevadas, Delvoye ha 
creado una maquina que Neva a cabo una necesidad corporal basica. 


Joan Campas: Arte, naturaleza y tecnologia Traduccion/adaptacion de Eleanor Heartney: Arte & Hoy 
pags. 168-191 34 














Wim Delvoye: Cloaca Turbo, 2003. Tecnica mixta. 200 x 826 x 128 cm. 
http://vimeo.com/45127139 



La fusion del hombre con la maquina representa uno de nuestros maximos temores 
respecto a la tecnologia. Otro es el miedo a nosotros mismos, a nuestra propension a 
interferir con los «procesos naturales» mediante practicas desde relativamente 
benignas, como la cirugia plastica, los trasplantes de organos o la reproduction 
selectiva de animales, hasta otras mas problematicas, como la donation, la 
manipulation genetica o la criogenia, busquedas que plantean trascendentales 
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interrogantes acerca de lo que significa ser humano. Teologos y filosofos han 
reflexionado sobre temas como la etica y la identidad, ahondando en la relacion entre 
alma y materia. ^Somos nuestro cuerpo? ^Nuestra mente? ^Nuestra alma? ^Nuestras 
emociones? ^Nuestros recuerdos? ^Nuestra estructura genetica? Sea cual sea la 
respuesta, cuando esas entidades se alteran de forma «no natural», no solo 
cuestionamos nuestra identidad, sino tambien si existe un punto mas alia del cual 
dejamos de ser humanos. 



Nancy Burson: Etan Patz Update , 1984. Fotografias en gelatina de plata. 21,6 x 21,6 cm. 

Estas cuestiones han abonado el terreno artistico. Nancy Burson, por ejemplo, ha 
concebido sofisticados programas informaticos que modifican el rostro humano y 
muestran como seria una persona si tuviera otra edad o perteneciera a otra raza o 
sexo. Esas transformaciones tienen su aplicacion en el mundo real. En su obra mas 
famosa Burson fue «envejeciendo» la cara de Etan Patz, desaparecido en Manhattan 
en 1979 a los seis anos, especulando sobre el aspecto que podia presentar con el 
paso del tiempo. Aunque ello no ayudo a encontrar al pequeno, el FBI ha utilizado el 
software de Burson en muchos otros casos de menores desaparecidos. En un tono 
menos comprometido, Burson tambien ha creado retratos compuestos mezclando 
caras de estrellas de cine para presentar una version de tabloide de la belleza ideal, 
asi como los rasgos de Hitler, Mussolini, Jomeini, Stalin y Mao para componer un 
retrato del dictador por antonomasia. First and Second Beauty Composites, 1982, 
presenta dos grupos de rostros superpuestos. El primero de ellos combina a Bette 
Davis, Audrey Hepburn, Grace Kelly, Sophia Loren y Marilyn Monroe, y el segundo a 
Jane Fonda, Jacqueline Bisset, Diane Keaton, Brooke Shields y Meryl Streep. 
Curiosamente, en lugar de generar un ideal de perfection fisica, los fotomontajes dan 
lugar a rostros anodinos y con un punto generico y escalofriante. 
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Los fotomontajes de Burson tienen una contrapartida extrana e inquietante en la obra 
de la artista de performance Orlan que, en una serie titulada «The Reincarnation of 
Saint Orlan», se ha convertido ella misma en un compuesto. Sus performances 
quirurgicas minuciosamente documentadas (algunas se han retransmitido por 
television al mundo entero) nos la muestran transformando su cuerpo en material 
escultorico. Entre 1990 y 1993 Orlan se sometio a nueve intervenciones para modificar 
sus facciones, tomando como modelo detalles de pinturas de mujeres idealizadas del 
Renacimiento y el posrenacimiento. Este proyecto se ha descrito erroneamente como 
un intento de Orlan de recrear en su propio cuerpo el ideal de belleza occidental, pero 
la artista destaca que ha seleccionado a sus modelos (entre ellas, la Europa de 
Boucher, la Gioconda de Leonardo, la Venus de Botticelli y la Psique de Gerome) mas 
por su historia que por su belleza. Para recalcar su desinteres por los estandares 
convencionales de belleza, en la ultima operation se inserto bultos de silicona en la 
frente a modo de cuernos incipientes. En una obra complementaria titulada «Self- 
Hybridations», iniciada en 1998, Orlan transforma digitalmente su rostro fusionando su 
imagen con los rasgos deformados de esculturas precolombinas y africanas. Sus 
inconfundibles ojos se asoman desde rostros con narices y cuellos alargados, extranas 
protuberancias, frentes chatas, marcas ornamentales y tocados a modo de casco. Los 
resultados rezuman una extrana mezcla de primitivismo y futurismo, y apuntan a una 
nueva raza de seres humanos cuajada en el almacen genetico de la humanidad. 
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Rastros de mutacion genetica y bioingenieri'a pueblan la obra de Anthony Aziz y 
Sammy Cucher, que mediante tecnologfa digital generan imagenes de cuerpos 
humanos en proceso de perder toda diferenciacion individual o fusionados con la 
arquitectura. La serie de 1992 «Faith, Honor, and Beauty» comprende fotografias de 
magm'ficos desnudos sin genitales, pezones u ombligos. Las figuras se alzan en poses 
triunfantes, exhibiendo «atributos» a la usanza medieval, sfmbolos que atestiguan su 
estatus de soldados, atletas o madres. En esas imagenes las sustracciones no 
parecen tanto deficiencias como indicios de que, de algun modo, se han trascendido 
unos imperatives biologicos obsoletos. Menos exultantes son las figuras de la serie 
«Dystopia» del duo, 1994-1995, fotografias retocadas de rostros de los que han 
borrado los rasgos y en que la piel cubre las cuencas de los ojos y la boca. En 
«lnteriors», 1998-2000, la forma humana ha desaparecido y ha sido reemplazada por 
interiores genericos que parecen compuestos de piel humana, con pecas, granos, 
poros y foliculos pilosos: la construction corporal definitiva. 
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Anthony Aziz y Sammy Cucher: Pam i Kim , de la serie Dystopia, 1994-1995. Impresion 
cromogenica. 137x101,6cm. 

Las consecuencias de esos experimentos celulares quiza no tan lejanos son tambien 
la materia de estudio de Patricia Piccinini, que en sus criaturas de aspecto realista 
refleja los posibles y espantosos resultados de la manipulacion del codigo genetico. 
Sus seres engloban desde bebes de diseno o LUMPS (Lifeform with Unevolved Mutant 
Properties), 1994-1995, unos seres inteligentes y resistentes a las enfermedades pero 
de formas extranas y artificiales hasta la frialdad, hasta un raton con una oreja humana 
cosida a la espalda (basado en un experimento real para ingenierfa de tejidos) o una 
pareja de ninos que representan «clones fallidos» que envejecen prematuramente, 
como Dolly, la primera oveja clonada del mundo. Young Family, 2002, elaborada con 
poliuretano, silicona, cabello humano y piel, presenta un animal de piel rosada, 
convincente aunque extrano, amamantando a sus cachorros. Aunque se dirfa un perro 
de orejas caidas y hocico arrugado, sus extremidades parecen humanas, y su 
expresion de angustia maternal sin duda lo es. Asi Piccinini sugiere que ya no existe 
una frontera clara entre lo humano y lo animal. Mas alia de la fascinacion que 
despierta, esta obra nos obliga a plantearnos lo lejos que estamos dispuestos a llegar 
en nuestra busqueda por «perfeccionar» el genoma humano. <-,D6nde acaba la lucha 
contra los genes asociados con enfermedades hereditarias y empiezan los humanos 
de diseno? y cuando los experimentos geneticos fracasen, ^quien asumira las 
consecuencias? 
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Patricia Piccinini: Young Family , 2002. Silicona, poliuretano, cuero y pelo humano. Dimensiones variables. 


Alexis Rockman presenta fantasias igual de inquietantes con especies animales 
mutantes. Recurriendo a las tecnicas ilustrativas de los museos de historia natural, 
concibe un mundo lleno de insectos monstruosos, animales hibridos y criaturas con 
mutaciones imposibles sumidas en un ciclo infinito de copulacion, destruccion mutua, 
muerte y descomposicion. En sus meticulosos cuadros Rockman incluye fenomenos 
tan poco naturales como conejos con alas, cuernos y garras de ave, marsupiales con 
pico de ave metalico con remaches, apareamientos entre ratones y ardillas, tomates 
cuadrados, vacas de cabeza diminuta y ubres gigantes, plantas carnivoras y hongos 
parasitarios. Sus pinturas suelen presentar secciones que revelan un submundo oculto 
bajo la superficie terrestre, o incluso tras las paredes de madera de una casa, donde 
las especies se alimentan unas de otras o moran en unas tinieblas compuestas de 
manchas de aceite, basura y otros desechos humanos. En The Ecotourist, 1997, se 
autorretrato como cadaver en descomposicion. Al margen de si sus extravagantes 
hibridos y criaturas deformadas son producto de una catastrofe ecologica, una 
radiacion nuclear o malas politicas agricolas, la vision de la naturaleza de Rockman es 
antirromantica en grado sumo. Pese a su tono humoristico, sus escenas presentan un 
futuro de destruccion desatado por una intervencion humana inconsciente. 
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Alexis Rockman: The Ecotourist, 1997. Envirotex, fotografia digitalizada, plantas artificiales, 
espuma de polietileno esculpida, oleo, pintura acrilica, maquetas botanicas, plastilina, pelo 
sintetico, goma de latex, trajes, sobrecubierta de libro, lente Fresnel, arroz, globo ocular 
humano disecado y plastificado, hojas de arbol, paquete de cigarrillos Camel sobre dos mesas 
de madera unidas. 142,2 x 223,5 x 12,7 cm. 

Eduardo Kac ha pasado de la representacion de la modificacion genetica a la realidad. 
Pionero de lo que ha bautizado como «arte transgenico», Kac se aproxima a las 
ambiciones del doctor Frankenstein. En Genesis, 1999, traduce una cita biblica 
primero a codigo Morse y luego al lenguaje del ADN, y despues convierte la secuencia 
en un gen real hilando las distintas bases de ADN. Insertada en bacterias E. coli vivas, 
la secuencia genera un organismo que muta si se activa con luz ultravioleta. Con la 
frase biblica que cita Kac se suelen justificar los intentos de dominar la naturaleza: 
«Hagamos al ser humano a nuestra imagen, como semejanza nuestra, y mande en los 
peces del mar y en las aves del cielo, y en las bestias y en todas las alimanas 
terrestres, y en todos los reptiles que reptan por la tierra». Mas «endiosada» aun es la 
pieza GFP Bunny, 2000, o Alba, un conejo albino con ADN de medusa que se ve 
verde fosforescente bajo luz ultravioleta. La quimica de Alba se asemeja mucho a la 
de Glofish, un pez producido con fines comerciales para estudios ambientales sobre la 
calidad del agua que desprende un brillo verde o rojo cuando se expone a 
determinadas sustancias quimicas y contaminantes industriales. Sin embargo, Alba 
carece de todo objetivo funcional: es simplemente el producto de la imagination del 
artista. 


Joan Campas: Arte, naturaleza y tecnologia Traduccion/adaptacion de Eleanor Heartney: Arte & Hoy 
pags. 168-191 


41 







Eduardo Kac: Genesis , 1999. http://www.ekac.org/geninfo2.html 



Eduardo Kac: GFP Bunny, 2000 


^Es licito que hagamos ciertas cosas simplemente porque podemos? En el debate 
sobre los limites eticos de la ciencia y la tecnologia, Kac se situa entre el 
«dominionismo » de la cita bfblica y la desesperacion romantica decimononica. 
Considerando el impacto del «progreso» en el paisaje y el cuerpo, los artistas de hoy 
critican la ciencia y la tecnologia y reconocen que, como productos de la naturaleza, 
estamos regidos por leyes naturales con las que se puede jugar solo hasta cierto 
punto. 
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